 Universitatea Naţională de Arte „George Enescu” Iași Facultatea de Interpretare Muzicală, Compoziţie şi Studii Muzicale Teoretice LUCRARE DE LICENŢĂ IAȘI, 2018 Universitatea Naţională de Arte „George Enescu” Iași Facultatea de Interpretare Muzicală, Compoziţie şi Studii Muzicale Teoretice 0 ASPECTE STILISTICO- INTERPRETATIVE ÎN CREAȚIA PENTRU FLAUT LUCRARE DE LICENȚĂ IAȘI, 2018 CUPRINS ARGUMENT…………………………………………………………………… 3 CAPITOLUL I I 1 Barocul muzical – elemente introductive 4 I 2 Georg Philip Telemann – Fantaisie nr 3 pentru flaut solo… 7 1 CAPITOLUL II II 1 Clasicismul– premise istorico-stilistice 11 II 2 Wolfgang Amadeus Mozart – Concertul în Do Major pentru flaut, harpă și orchestră – Analiza interpretativă și tehnică……………………………… 14 CAPITOLUL III III 1 Epoca romantică………………………………………………………… 23 III 2 Franz Schubert – Sonata pentru pian și flaut Arpegione nr 8………… 27 CAPITOLUL IV IV 1 Muzica secolului XX Impresionismul – consideraţii stilistice………… 37 IV 2 Claude Debussy – Syrinx pentru flaut solo…… ……………………… 41 CONCLUZII 45 BIBLIOGRAFIE 46 ANEXĂ………………………………………………………………………… 47 ARGUMENT Sunetul flautului este atât de firesc, încât ar fi greu de găsit un alt instrument, care ar putea să i se asemene – sunetul lui este de o fineţe şi, în acelaşi timp, de o forţă extraordinară, care in familia instrumentelor de suflat din lemn poate demonstra posibilităţi de expresivitate enorme, poate emite nenumărate nuanţe timbrale, de la un sunet tandru, lejer, reliefat, la unul 2 siflant, murmurător, presat, cu ton răguşit, anume ceea ce necesită interpretarea tuturor genurilor musicale Repertoriul muzical pentru flaut a cunoscut de-a lungul istoriei o bogată și variată dezvoltare, incă de la apariția1 instrumentului a cărui timbru impresionează prin sonoritatea sa strălucitoare, fiind utilizat de compozitori precum Antonio Vivaldi, Georg Friedrich Händel Georg Philipp Telemann, Jean Philippe Rameau, Wolfgang Amadeus Mozart, Franz Schubert, Johannes Brahms, Serghei Prokofiev, Robert Muczynski, Pierre Max Dubois, Claude Debussy, s a Astfel, am ales pentru cercetarea de față, patru lucrări din cele mai importante curente artistice: Baroc, Clasicism, Romantism, Impresionism – lucrări ce pun în valoare întreaga paletă timbrală a flautului, explorează toate valențele tehnico-expresive ale instrumentului aerofon, subliniindu-i sonoritatea uneori delicată ți catifelată ori incisivă, dramatică, energică CAPITOLUL I I 1 Barocul muzical – elemente introductive Barocul îşi trage practic seva din Renaştere şi, cronologic, primele sale manifestări sunt sesizate la Roma după devastarea oraşului de către mercenarii germani în prima parte a secolului al XVI-lea 1 Pornind de la cel mai simplu tip de flaut Pan care se infatiseaza sub forma unui manunchi de tuburi de dimensiuni diferite, e susceptibil de presupus ca acest instrument a insotit manifestarile artistice ale omului inca din zorii existentei sale Sub genericul "Flautul lui Pan" se numara o seama de instrumente de suflat, existente la mai multe popoare, in America Latina (Peru, Mexic, Bolivia, Ecuador), Insulele Solomon, China, Japonia, Egipt si nu in ultimul rand, Romania - https://ro wikipedia org/wiki/Flaut 3 Barocul este stilul artistic predominant în secolele XVII-XVIII, care se caracterizeazã prin ornamentaţie excesivã, neregularitatea liniilor şi impresioneazã prin monumentalitatea construcţiilor în domeniul arhitecturii ,contururi agitate în sculpturã, folosirea largã a tehnicii clarobscurului, compoziţii în diagonalã sau în vârtej în picturã şi, în sfârşit, dramatism interior în muzicã Periodicizarea curentului, în ordine cronologicã este cuprinsã între perioadele 1600-1650, când se desfășoarã Barocul timpuriu, urmat de anii 1650-1700, timp în care are loc consolidarea stilului încãrcat, retoric și excesiv de ornamentat al Barocului, urmând a fi încheiat de ultima perioadã cuprinsã între aniii 1700-1750, Preclasicismul în care are loc instalarea definitivã a sistemului tonal-funcţional La nivel melodic, transformările secolului se observă prin apariţia, impunerea şi generalizarea sistemului tonal - tonalitatea devenind criteriul de bază al organizării micro şi macro-structurilor muzicale; apariţia temei muzicale - tema devine baza construcţiei melodice, ritmice, arhitectonice a lucrării muzicale; melodia are caracter instrumental – ambitus larg, intervale diverse; procedeele de prelucrare melodică sunt repetare, secvenţare, modulare, fragmentare, inversare, ornamentare melodică, (mai rar) recurenţă Ritmica se remarcă prin: apariţia metrului clasic divizionar - sistem de măsurare a ritmului şi de organizare a duratelor muzicale, bazat pe o durată maximă (nota întreagă) divizibilă pe principiul binar - sistemul metric a dus la clarificarea organizării ritmice a mai multor voci simultane (prin folosirea barelor de măsură), la apariţia formulelor metro-ritmice (sincopa şi contratimpul); procedee de prelucrare ritmică: repetare, secvenţare, recurenţă, fragmentare, ornamentare ritmică, augmentare, diminuare, trecere din binar în ternar şi invers; agogica este diversă în genurile cu mai multe părţi din creaţiile Barocului şi uniformă/ unică în cadrul aceleiaşi piese/ părţi Armonia are la bază sistemul tonal – prin urmare gândirea verticală, principii şi reguli de organizare a vocilor simultane, păstrează încă unele relaţii modale şi se precisează tot mai multe reguli privind folosirea funcţiunilor tonale, a acordurilor şi răsturnărilor acestora, reguli ale pregătirii, aducerii şi rezolvării disonanţelor, ale modulaţiei Concertul a evolut din diferite forme de lucrări folosind un singur instrument la sfârşitul perioadei Barocului în a doua jumătate a secolului al XVIII-lea desemna o lucrare formată permanet din trei mişcări (repede-lent-repede), ulterior concertul a fost definitivat ca o 4 compoziţie muzicală pentru unul sau mai mulţi solişti, acompaniaţi de orchestră, sau pentru orchestră, creând posibilitatea instrumentiştilor de a-şi demonstra virtuozitatea Creaţia lui Bach si Händel marcheazã triumful spiritului umanist şi realist asupra mentalitaţii mistico-ascetice Amândoi consacrã temei religioase lucrãri valoroase, Bach – Patimile, Oratoriul de Crãciun, Marea Missã, numeroase cantate, în care proiectează asupra temei biblice acea caldã şi impunătoare inţelepciune caracteristică personalitaţii lui artistice Händel scrie oratorii pe teme din Vechiul Testament, punând într-o lumină nouă conţinutul eroico-patetic şi ideea de colectivitate Astfel, pentru întreaga muzicã barocã, Bach și Händel se înalţã ca douã mari piscuri ce dominã muzica predecesorilor, contemporanilor şi urmaşilor, vizibil oricât de mult am înainta spre depãrtãrile istoriei şi impunând multor generaţii dorinţa de a reveni la ele, ca la surse veşnic tinere de regenerare spiritualã Muzica este dominată de stilul polifonic, de liniile melodice ornamentate până la exces Acest curent cultural promovează , totuşi, începuturile operei, concertului, sonatei Prin eforturile inovatoare ale compozitorilor s-a cristalizat gândirea polifonicã, s-au pus bazele concepţiei armonice, şi-a fãcut apariţia opera, s-a construit domeniul muzicii laice O asemenea sintezã este realizabilă numai de spirite excepţionale, înzestrate cu o neobişuita forţã de a cuprinde, a asimila şi a crea Cultura germană, prezentă până la sfârşitul secolului al XVII-lea, ca o vioară a doua în concertul european, este cea care a dat muzicii astfel de titani, în persoana lui Johann Sebastian Bach şi a lui Georg Friederich Händel De asemenea, mărturie stau şi capodoperele vivaldiene Anotimpurile – serie grandioasă de concerto grossi în care exuberanţa şi expresivitatea liniilor melodice se îmbină armonios cu structura arhitectonică şi dialogul grupurilor ripieni şi tutti În privinţa elementelor de limbaj, caracteristic pentru perioada barocă este faptul cã melodia este infățișarea care caracterizează mersul orizontal al liniilor vocale sau instrumentale, așa cum s-a afirmat deja în perioada Renașterii Se acumulează în structura ei numeroase surse, cum ar fi proveniența din cântul gregorian, liniară prin definiție, din cântecul cavaleresc, proporționat și strofic, din diversele aspecte ale cântecelor de dans, cu riturnelele lor 5 caracteristice Pe deasupra asistam la apariţia, impunerea şi generalizarea sistemului tonal, cãci tonalitatea devine criteriul de bazã al organizării micro si macro-structurlor muzicale De asemenea, literatura instrumentală ilustrează multe genuri muzicale ce capătă o răspândire şi o diversificare demnă de remarcat În acelaşi timp, genurile vocal-instrumentale – cantata, oratoriul, opera seria și bufa – sau genurile instrumentale de asamblu – variaţiunea şi uvertura – sunt cultivate în egală mãsurã Nu lipsitã de interes este tendinţa de a clasifica repertoriul muzical în trei mari grupe: muzica de cult (musica eclesiastica), muzica laică de camera (musica cubicularis) şi muzica de scenă (musica theatralis) Acumularea de mijloace expresive şi practica lor diversificată determină o considerabilă îmbogaţire de genuri ale muzicii vocale şi instrumentale Tocmai pentru că reprezintă un teren al combinațiilor sonore bizare pe ghidajul literar, opera pare să deschidă drumurile spre înnoire Astfel, genurile instrumentale sunt cele cu formã strictĂ – suita, sonata, fuga, concertul; improvizatorice – preludiul, toccata, fantezia; polifonice – fuga, passcaglia, ciaccona; omofonice – coralul şi concertante – concerto grosso, concertul solistic, aria instrumentală şi cele vocal instrumentale cu subcategoriile religioase: oratoriul, cantata, missa, coralul, motetul, imnul şi laice: opera şi cantata laicã Din punct de vedere artistic, Barocul marcheazã cea mai largă comuniune cunoscută pânã în secolele XVI şi XVII, între diferitele puncte ale globului, fiind primul stil de artă căruia i se poate surprinde - în acelaşi interval temporal - o extindere planetarã I 2 Georg Philipp Telemann – Fantaisie nr 3 pentru flaut solo în si minor Compozitor german, a trăit între anii 1681-1777, Georg Philipp Telemann a urmat calea autodidactă, devenind un multi-instrumentist și unul dintre cei mai prolifici compozitori în istorie Contemporan cu Johann Sebastian Bach, Antonio Vivaldi și cu amicul său–Georg Friedrich Haendel, Telemann a avut numeroase poziții muzicale importante, inclusiv cea de director muzical la cinci biserici din Hamburg 6 Telemann studiază2 cu zel nu numai arta instrumentelor de acum cunoscute – clavecinul, vioara şi flautul – dar şi oboiul, flautul transversal, viola da gamba, contrabasul şi trombonul bas De asemenea, compozitorul studiază noul stil orchestral francez (care constituia un element nou în Germania acelor timpuri) la Hanovra, se familiarizează cu stilul teatrului italian urmărind spectacolele operei din Braunschweig Muzica lui Telemann producea un efect de prospeţime, idealul tinerilor compozitori ai epocii nu mai era dispus să accepte creaţii cu o contrapunctică complicată, reacţionând în schimb imediat şi de o manieră favorabilă la o melodie ce impresiona prin nobleţea ei La nivel componistic, artistul german este faimos pentru lucrările sale muzicale scrise pentru combinații instrumentale ieșite din comun (harpe, viole, trompete, etc), ce incorporează stiluri muzicale absorbite de-a lungul multelor sale călătorii Creația compozitorului baroc (se evidențiază prin preponderența genurilor muzicale instrumentale – lucrări în care tehnicile de compoziție polifonice, procedeele transformaționale specifice epocii Barocului, dar și disponibilitățile tehnice ale instrumentelor muzicale sunt dezvoltate și valorificate la maxim (a se vedea în Anexă) Fantezia nr 3 pentru flaut solo în tonalitatea si minor și metru binar compus 4/4 este o lucrare muzicală de mici dimensiuni, alcătuită din patru părți ce se comportă ca niște strofe – datorită extensiei muzicale reduse - cele cinci strofe ale piesei fiind delimitate clar prin indicațiile agogice contrastante Largo-Vivace-Largo-Vivace-Allegro, iar ultima strofă fiind evidențiată prin schimbarea metrului binar cu cel ternar compus 6/8, strofa concluzivă comportându-se ca o codă cu caracter dansant Incipitul travaliului muzical – strofa A – frază muzicală deschisă de mici dimensiuni (mm 1-2) este unul expansiv-ascendent, organizat pe desfășurări arpegiale ample – element 2 Până la vârsta de 13 ani urmează cursurile şcolii de la Magdeburg În 1694 Telemann este trimis la studii la Zellerfeld Aici va fi susţinut de Caspar Calvör, acesta îndeplinind rolul nobil de părinte spiritual Gimnaziul îl continuă la Hildesheim Putem compara anii petrecuţi de Telemann la Hidesheim cu cei ai lui Bach de la Lüneburg 7 definitoriu al întregii scriituri – debutează pe tonica tonalității de bază si minor și cadențează deschis la dominantă Exemplul 1: Fantezia pentru flaut solo nr 3, Largo, mm 1-2 Organizarea ritmico-melodică se remarcă de la începutul discursului muzical prin asimetria frazelor muzicale și prin scriitura ce utilizează constant valoarea pulsatilă de șaisprezecime Exemplul 2: Fantezia pentru flaut solo nr 3, Vivace, mm 3-7 Strofele B și Bv se caracterizează prin evoluția ritmico-melodică cu debut contratimpat, evoluția desenului melodic este realizată prin desfășurări arpegiale, secvențarea acestora și utilizarea elementelor de polifonie latentă într-o scriitură preponderent izoritmică, izocronă Exemplul 3: Fantezia pentru flaut solo nr 3, Vivace, mm 22-27 8 Din punct de vedere tonal, se observă scurte inflexiuni modulatorii la tonalități apropiate: subdominanta mi minor, dominanta și omonima majoră Si Major, inflexiuni modulatorii realizate prin apariția de elemente cromatice noi și prin procedeul sensibilizării Exemplul 4: Fantezia pentru flaut solo nr 3, Vivace, mm 28-32 Ultima parte a fanteziei are o arhitectură bistrofică A Av, marcată clar prin bara de repetiție, debutează anacruzic și prin schimbarea bruscă a metrului, dar și prin scriitura inițial mult mai aerisită – bazată pe motive rítmico-melodice scalare, în broderie și pasaj – ulterior travaliul muzical fiind dinamizat prin lărgirea ambitusului liniei melodice până la salturi intervalice mari de decimă De asemenea, polifonía latentă este înbinată armonios cu defășurările arpegiale într-o scriitură izoritmică, izocronă Exemplul 5: Fantezia pentru flaut solo nr 3, Allegro mm 1-15 9 Cea de a doua strofă a mișcării tratează variațional materialul tematic expus anterior prin secvențare melodică ascendentă la interval de terță ascendentă Exemplul 6: Fantezia pentru flaut solo nr 3, Allegro mm 23-41 Din punct de vedere interpretativ, lucrarea compozitorului baroc reclamă o atenție deosebită la nivelul redării intonaționale corecte, corelată unei stabilități ritmice reclamată de scriitura alertă, incisiv-repetitivă și izoritmică De asemenea, structura asimetrică a frazelor muzicale necesită marcarea conștientă a accentelor metrou-ritmice și conducerea travaliului muzical într-o evoluție continuă, fluidă, constantă CAPITOLUL II II 1 Clasicismul - premise istorico-stilistice 10 Clasicismul vienez reprezintă o perioadă din istoria muzicii, cuprinsă între a doua jumătate a secolului al XVIII-lea şi primele decenii ale secolului al XIX-lea, ilustrata prin creaţia, de nobilă simplitate, claritate şi armonie, a compozitorilor Haydn, Mozart şi Beethoven Clasicismul este un fenomen estetico - artistic care apare în cea de a doua jumătate a secolului al XVIII - lea, mai întâi în Franţa, ca o consecinţă a contradicţiilor pe plan social şi ideologic, manifestându-se în artă prin tendinţa spre simplitate, claritate, logică şi echilibru în tratarea unor teme cu un adânc conţinut uman general valabil Clasicismul vienez cuprinde toate cuceririle anterioare muzicii şi cu baza unui proces de sintetizare, a creat calitativ o artă nouă, cu o largă putere de generalizare, năzuind spre simplitate, sinceritate şi naturaleţe În noul stil se oglindeşte mai puternic optimismul vieţii, izvorât dintr-o mai accentuată apropiere de bogăţia artei populare În muzica clasicilor vienezi ne izbeşte în primul rând atmosfera ei luminoasă, conţinutul muzical propriu-zis împrospătat de ritmul dansului şi cântecului popular, prin apropierea nemijlocită a omului cu natura Cei 40 de ani dintre moartea lui Bach (1750) şi moartea lui Mozart (1791) sunt plaşaţi în toate manualele sub etica comodă şi justificată de “clasicismul vienez Muzica instrumentală a fost mult mai importantă decât muzica vocală în timpul perioadei clasice Din ce în ce mai multe instrumente erau adăugate la orchestră, incluzând flautul, clarinetul, oboiul şi fagotul Caracteristicile generale ale stilului clasic sunt probabil cele mai cunoscute, întrucât ele reprezintă un reper tradiţional în cristalizarea conştiinţei istorice a artei muzicale, constituind în consecinţă măsura firească a unui întreg sistem de valori perpetuat în viaţa muzicală, învăţământul specific, estetica şi critica curentă, etc Clasicismul muzical – termen ce denumeşte şi defineşte stilul ce a caracterizat arta dintre perioada Barocului şi cea a Romantismului, fiind delimitat în mod convenţional de anii dispariţiei celor doi mari „monştri sacri” ai muzicii universale: Johann Sebastian Bach (1750) şi Ludwig van Beethoven (1827), reprezintă o perioadă stilistică dominată de arta măiestriei, a măsurii, a ordinii şi echilibrului, deasemenea calmul şi sobrietatea fiind trăsături definitorii ale concepţiei clasice Clasicismul vienez cuprinde toate cuceririle anterioare muzicii şi cu baza unui proces de sintetizare, a creat calitativ o artă nouă, cu o largă putere de generalizare, năzuind spre simplitate, 11 sinceritate şi naturaleţe În noul stil se oglindeşte mai puternic optimismul vieţii, izvorât dintr-o mai accentuată apropiere de bogăţia artei populare În muzica clasicilor vienezi ne izbeşte în primul rând atmosfera ei luminoasă, conţinutul muzical propriu-zis împrospătat de ritmul dansului şi cântecului popular, prin apropierea nemijlocită a omului cu natura Melodia clasică este spontană , sinceră, simplă, alimentată de un ritm ordonat în care figurile formează unităţi simetrice de o mare perfecţiune Melodia clasică este echilibrată, fără intervale prea mari, limitându-se la sistemul funcţional major-minor Melodia de tip acordic decurge din înlănţuiri armonice în sensul precizării treptelor funcţionale şi a succesiunii lor Limbajul armonic este dominant, iar polifonia şi gradul ei de întrebuinţare diferă aproape de la compozitor la compozitor Orchestra se îmbogăţeşte, se amplifică şi trece din sfera restrânsă a caracterului de cămară, în concerte publice legate de muzica ocazională Stilul muzical clasic se manifestă prin claritate şi echilibrul formei, legat indestructibil de conţinut În această perioadă, compoziţia muzicală este rezultatul echilibrului dintre conţinut şi formă, dintre intenţie şi realizarea expresiei, simplificarea şi organizarea logică a discursului muzical marcând noi stadii ale evoluţiei limbajului muzical Discursul melodic se caracterizează prin cantabilitate deosebită, ambitus lejer şi uşurinţă în interpretare, fiind dominat de supremaţia textului literar Astfel, relaţia dintre text şi melodie are rolul de a conduce spre expresivitatea limbajului reieşită dintr-o atmosferă clară, distinctă şi bine definită De asemenea, cantabilitatea melodică este rezultatul unei transparenţe a suportului armonic, edificat pe principiul sistemului de organizare tonal-funcţională cu trăsături univesalizante într-o curgere şi desfăşurare coerentă, cu modulaţii fireşti, în afara oricărei exagerări şocante, prin articularea discursului muzical pe principiul repetabilităţii şi al unităţii, contrastele urmând strict legile filosofiei şi esteticii clasice Armonia clasică, aşa după cum am mai afirmat este dominant tonală, constituindu-se într- un sistem bine închegat, cu elemente stabile, dar însă fără a exclude scriitura polifonică (reminiscenţă a perioadei anterioare: Renaşterea – apogeul polifoniei muzicale) Stilul acordic emanicipat utilizează armonii repetate, diatonice semn al unei mari expresivităţi, disonanţele sporind ca număr odată cu emanciparea interesului pentru modulaţie 12 Dinamica şi agogica sunt aspecte deloc neglijabile ale muzicii clasice Acestea au suferit o puternică amplificare şi diversificare, o îmbogăţire a termenilor şi toate acestea în folosul obţinerii expresivităţii muzicale de care sunt profund interesaţi compozitorii clasici Clasicismul va fi martorul apariţiei a unei forme care va domina muzica instrumentală până în ziua de astăzi: sonata Sonata va fi precursoarea dezvoltării concertului modern, a simfoniei, a trioului şi cvartetului către un nou vârf al rafinamentului structural şi expresiv Astfel, în creaţia instrumentală, vocală sau vocal-instrumentală şi simfonică a celor trei mari clasici vienezi: Haydn, Mozart și Beethoven se regăsesc toate principiile şi valorile clasicismului muzical, făcându-le unice, irepetabile şi indestructibile 13 II 2 Wolfgang Amadeus Mozart – Concertul în Do Major pentru flaut, harpă și orchestră – Analiza interpretativă și tehnică Wolfgang Amadeus Mozart3 compozitor şi interpret (violonist, pianist, dirijor) austriac Mozart este unul dintre cei mai mari creatori ai istoriei muzicii, reprezentant - alaturi de Haydn şi Beethoven – al clasicismului vienez Wolfgang Amadeus Mozart impune vocaţia paneuropeană a clasicismului vienez, prin cuprinderea, în anii timpuriei sale cariere artistice, a tuturor aspectelor de creaţie proprii muzicii vieneze (Haydn), germane (Emmanuel Bach), franceze (Gluck), engleze (Johann Christian Bach), italiene (Sammartini, Padre Martini), elemente care se adaugă instruirii sale profesionale sub ghidajul părintelui său Leopold Mozart Dând concerte, era supus la diferite probe de virtuozitate instrumentală şi componistică Devenind un compozitor de renume, i se comandau diferite opere şi i se acordau titluri râvnite de oameni maturi Pianistul Glenn Gould deplânge faptul că Mozart a murit prea bătrân Nu este oare la fel de serios să ne întrebăm dacă nu s-a născut pre târziu? Căci prima maturitate a compozitorului coincide cu maturitatea tuturor genurilor pe care acesta se pregăteşte să le transforme: concertul pentru solist, diferite genuri ale teatrului liric clasic, etc Împlinirea umană, libertatea artistică şi hedonism senzual: acestea sunt, la Mozart, trăsăturile cele mai vizibile ale contribuţiei sale inegalate la istoria artei muzicale Mozart manifestă o originalitate adâncă exprimată într-o operă vastă şi multilaterală, cu o inepuizabilă invenţie melodică, îmbinând elemente de stil rococo cu arhitectonica echilibrată a clasicismului şi cu grandoarea formelor polifonice de tip baroc (pe care le reactualizează într-o manieră proprie) Concertele instrumentale ocupă, din punct de vedere cantitativ, o pondere majoritară în această perioadă – în acest sens în creaţia mozartiană concertul, pentru unul sau mai multe instrumente şi orchestră, ocupă un loc deosebit 3 Wolfgang Amadeus Mozart s-a născut la 27 ianuarie 1756 în oraşul austriac Salzburg Este fiul lui Leopold Mozart, compozitor, pedagog şi dirijor al orchestrei arhiepiscopal Încă de mic copil, Wolfgang dă dovada geniului său muzical La vârsta de 5 ani, înainte de a şti să scrie, compune câteva piese pentru pian, transcrise imediat de tatăl său - https://ro wikipedia org/wiki/Wolfgang Amadeus Mozart 14 Interesul lui pentru alegerea şi combinarea timbrelor se releva mai cu seamă prin rolul pe care l-a acordat instrumentelor de suflat, fie în ansamblul de cameră, fie în concertele solo pentru fagot, flaut, corn şi clarinet Concertul instrumental a fost un gen foarte iubit şi apreciat de Mozart, îmbogăţind literatura muzicală destul de săracă până atunci A compus 7 concerte pentru vioară şi orchestră, 27 de concerte pentru pian şi orchestră, 4 concerte pentru corn, 2 concerte pentru flaut, 1 concert pentru flaut şi harpă, 1 concert pentru fagot, 1 concert pentru clarinet, 2 simfonii concertante (gen în patru părţi dar cu instrumente soliste –una pentru vioară şi violă şi una pentru instrumente de suflat) Concertele sale se înscriu pe o înaltă treaptă de desăvârşire în îndelungatul proces istoric de delimitare în cadrul simfonismului de cristalizare formală a stilului concertant Forma de sonata folosită în primele mişcări ale concertelor, apare mult îmbogăţită de conţinutul ei tematic, datorită concepţiei estetice a lui Mozart, care vedea în muzică o reflectare a vieţii, o ciocnire de forţe, caractere, sentimente şi gânduri Sfera de imagini ale concertelor sale este largă şi uimitor de cuprinzătoare, dezvoltările sunt pline de tensiune dramatică, iar soluţia conflictelor iniţiale (în prima mişcare) apare într-o apoteoză de lumină şi optimism în strălucitele sale finaluri, structurate în formă de sonată, rondo- sonată, sau temă cu variaţiuni Concertul pentru flaut, harpă și orchestră în Do major, K 299/297c, este unul dintre cele două concerte duble ale compozitorului și, de asemenea, singura creație a copilului minune pentru harpă, fiind una dintre lucrările sale de mare popularitate Discursul muzical, conturat atât de genial de compozitor, se bazează pe dialogul permanent al celor doi soliști cu acompaniamentul orchestral, momentele de duo punând în valoare expresivitatea timbrală a celor doi protagoniști principali, nu de puține ori liniile melodice solistice acompaniindu-se reciproc sau susținându-se reciproc prin contrapunct Structura arhitectonică a lucrării este cea tipic clasică, gen muzical tripartit conturat pe contrastul dinamico-agogic Repede-Lent-Repede: Partea I - Allegro – formă de sonata – debutează cu expoziția orchestrală ce expune materialul tematic expozitiv format din cele două teme contrastante – prima temă viguroasă, 15 puternică, incisivă fiind prezentată brusc, în timp ce tema secundară: feminine, lirică este introdusă de corn Exemplul 1: Concertul pentru flaut, harpă și orchestra, partea I, Expoziție, mm 1-5 Discursul muzical din incipit se remarcă prin caracterul depresiv generat de liniile melodice descendente, arcuite, construite pe arpegiul mare al tonalității de bază Do Major la unison, într-o scriitură echilibrată, în metru binar compus 4/4 și formule rirmice ale ritmului divizionar Tema I este expusă la Reper B la unison de către cele două instrumente soliste, desenul melodic fiind unul dinamic, alcătuit atât din desfășurări arpegiale, cât și din trasee scalare, preponderant izoritmice, izocrone, țesătura acompaniamentului orchestral fiind investită cu rol de susținere armonică cu ajutorul polistratificării sonore și a ritmurilor complementare Exemplul 2: Concertul pentru flaut, harpă și orchestra, partea I, tema I Tranziția între cele două teme principale este realizată cu ajutorul unei punți cu structură trifazică, secțiune ce are rolul de a realiza modulația spre tonalitatea celei de a doua teme – Sol 16 Major (dominanta a tonalității de bază) – parcurgând cu ajutorul înlănțuirilor acordice autentice și a modulațiilor prin acord comun mai multe tonalități: Fa, re, Sol Exemplul 3: Concertul pentru flaut, harpă și orchestra, partea I, punte Tema secundară – expusă în tonalitatea Sol Major – se remarcă prin incipitul depresiv- descendent, contracarat ulterior de mersul scalar ascendent, de desenul melodic arcuit bazat pe broderie și pasaj, într-o expunere ce se bazează pe dialogul celor două instrumente soliste, susținut de acompaniamentul orchestral incisive, polistratificat și cu inserții polifonice Exemplul 4: Concertul pentru flaut, harpă și orchestra, partea I, tema II După o scurtă concluzie, secțiunea expozitivă se încheie, fiind urmată de secțiunea mediană a formei de sonata – dezvoltarea - secțiune în care cele două teme muzicale sunt prelucrate la nivelul tuturor parametrilor muzicali: ritmic, melodic și tonal, uzitându-se de procedee transformational-variaționale precum repetarea, secvențarea, inversarea și recurența, ostinato-ul și inserția de elemente de polifonie latentă 17 La nivel interpretativ, construcția melodică în salturi intervalice mari solicită o atenție sporită la nivel intonațional, conducerea frazei muzicale în concordanță cu legato-ul de expresie și a accentele metro-ritmice, dar și execuția coerentă ornamentelor melodice omniprezente Exemplul 5: Ultima secțiune a sonatei – Repriza – prezintă reiterativ materialul tematic expozitiv, într-o formă variată la nivel ritmico-melodic și debutând cu expunerea orchestrală Dimensiunea inițială a expoziției este restrânsă, iar finalul întregii forme este realizat printr-o coda atribuită în special acompaniamentului, momentul concluziv-cadențial final fiind unul compus autentic: Do I-IV-V-I, cu inserții ale materialului tematic Exemplul 6: Concertul pentru flaut, harpă și orchestra, partea I, Repriza 18 Partea a doua a concertului – Andantino – în tonalitatea Fa Major și metru ternar ¾ este este construită pe tiparul unei teme cu variațiuni, tema principală fiind expusă din incipit de către partida corzilor Exemplul 7: Concertul pentru flaut, harpă și orchestra, partea II, mm 1-5 Caracterul liric al întregii mișcări mediene este determinat atât de metrul ternar, cât și de liniile melodice solistice arcuite, marcate frecvent cu legato, dialogul celor două instrumente soliste fiind susținut în permanență de acompaniamentul orchestral Exemplul 8: Din punct de vedere interpretativ, lucrarea pune la încercare calitățile tehnico-expresive ale flautistului prin densitatea liniilor melodice arpegiale și scalare, în valori pulsatile de șaisprezecime și treizecidoime, scriitura ritmică diversă cu formule normale și excepționale ale ritmului binar, formulele contratimpate și sincopate, dar și multitudinea notelor melodice ce conturează frazele muzicale asimetrice, în permanent dialog cu harpa și orchestra 19 Exemplul 9: Travaliul muzical variațional se organizează în jurul dialogului celor doi protagoniști, țesătura sonoră de ansamblu fiind una densă, polistratificată, finalul secțiunii mediene marcând un climax intonațional printr-o evoluție gradat-ascendentă în tonalitatea de bază Fa Major, cu ajutorul unei cadențe perfect-autentice Exemplul 10: 20 Ultima mișcare a concertului -Rondo– Allegro - este o formă tipică de rondo A B C D C B-cadenza-A în tonalitatea Do Major și metru binar 2/2 ce expne initial o introducere orchestrală amplă La nivelul scriiturii de ansamblu, observăm stabilitatea formulelor izoritmice și a ritmurilor complementare ce evidențiază desenele melodice construite fie pe desfășurări arpegiale, fie pe trasee melodice scalare, brodate Exemplul 11: Concertul pentru flaut, harpă și orchestra, partea III Cadența reprezintă momentul de virtuozitate al celor două instrumente soliste – moment ce pune în valoare calitățile tehnico-expresive ale acestora și care reclamă atât întreaga atenție ritmico-intonațională, dar mai ales necesită o tratare coerentă la nivel frazeologic, la nivelul accentelor metro-ritmice extrem de importante Exemplul 12: 21 Din punct de vedere armonic, travaliul muzical este organizat pe baza înlănțuirilor acordice autentice, inflexiunile modulatorii și modulațiile pasagere sunt realizate la tonalități apropiate prin acord comun: Do~la~Fa~re~Sol~Do, iar momentul concluziv-cadențial ce încheie întraga macrostructură sonoră este unul compus-autentic în tonalitatea de bază a concertului Do Major: I-IV-V-I Exemplu13: Cu o construcție amplă, densă, diversificată, Concertul pentru flaut , harpă și orchestră de Wolfgang Amadeus Mozart reprezintă în istoria muzicii și în istoria repertoriului pentru instrumente de suflat un moment unic, moment ce pune în evidență două timbre instrumentale deosebite într-o lucrare muzicală extrem de expresivă, dinamică, lirică 22 CAPITOLUL III III 1 Epoca romantică Romantismul muzical, apărut ca o explozie a expresiei (faţă de echilibrul şi rigoarea clasică anterioară) şi-a găsit manifestarea cea mai potrivită prin utilizarea ideilor programatice, pe de o parte şi a influenţelor folclorice (prin apariţia, în secolul al XIX-lea, a Scolilor Naţionale) Strânsa legatură între text şi muzică şi exploatarea, în acest sens a valenţelor poetice cu ajutorul sunetelor cu scopul de a transfigura în muzică senzaţii şi sentimente expresive, contrare, sunt câteva coordonate ale esteticii romantice, practicată şi, de asemenea, teoretizată de mari personalităţi ale seolului al XIX-lea Corelate acestei estetici binedefinite sunt cele două sintagme ce definesc sensul şi intenţia generală a artei sonore: "muzicalizarea poeziei" şi " poetizarea muzicii" De-a lungul întregului secol XIX asistăm la dezvoltarea pe multiple planuri a romantismului, un prim stadiu de cristalizare fiind reprezentat de perioada 1830-1850, prin activitatea unei generaţii de mare valoare, între care se remarcă Robert Schumann, Frédéric Chopin, Felix Mendelssohn- Bartholdy şi alţii Cea de a doua jumătate a secolului cunoaşte stadiul de maximă complexitate a curentului romantic, caracterizată prin evoluţii spectaculoase ale limbajului şi prin diversificarea orientărilor: Franz Liszt şi Richard Wagner cultivă o linie pronunţat inovatoare Johannes Brahms realizează o sinteză axată pe un relativ tradiţionalism al formelor de exprimare Se afirmă viguros compozitorii aşa-numitelor şcoli naţionale, ce aduc un suflu proaspăt elementelor de limbaj, prin valorificarea inspiraţiei din folclor – Piotr Ilici Ceaikovski, Antonín Dvorák, Edvard Grieg, Modest Musorgsky şi Nikolai Rimski-Korsakov, pentru a-i aminti doar pe cei mai proeminenţi – în vreme ce în Italia, Giuseppe Verdi aduce genul de operă la un adevărat apogeu La cumpăna cu secolul XX, romantismul atinge un stadiu de saturaţie ce va determina un moment de mare răscruce: un important număr de creatori abandonează această direcţie pentru a se orienta spre alte orizonturi de expresie, în vreme ce o serie de compozitori de valoare rămân 23 credincioşi principiilor estetice şi limbajului romantic pe care le cultivă în continuare, în formele cunoscute sub numele de post-romantism, curent ce îşi prelungeşte existenţa până în preajma mijlocului secolului XX Între aceştia se numără Gustav Mahler, Richard Strauss şi Serghei Rahmaninov Originea îndepartată a termenului se aflş în cuvântul „roman“, ce desemna un gen cristalizat în evoluşia tradişiilor literare medievale din Galia romanizatş (astăzi Franţa), unde o mare regiune se numea la un moment dat Romania şi unde acest termen se referea şi la limba de origine latină (sau „romană“) Genul, ca atare, se înscria în linia unor mai vechi tipare ce defineau o povestire cu multiple episoade, prezentând isprăvile si peregrinările unor personaje ce asumau adesea o statură simbolică, parcurgând o serie de medii, situaţii şi peripeţii Sensul primar al termenului are continuitate până în zilele noastre – cu transformările inevitabile – iar una din realizările monumentale, nemuritoare ale genului, în care structura originară se îmbină cu profunzimea de semnificaţii şi deschiderea spre noi teritorii ale literaturii este celebrul roman – Don Quijote al lui don Miguel de Cervantes Saavedra Limba franceză pastreaza şi un adjectiv, „romanesque“ (preluat şi în română ca românesc) ce se referă tocmai la caracterul imaginar, demn de un roman Forma lexicală de „romantic“ apare în limba engleză în secolul XVIII, ca un adjectiv ce definea calitatea de a fi „ca în romane“, cu nota aparte a pitorescului, a atmosferei căutate, a unei anumite dispoziţii estetice sau sentimente declanşate de impresii, privelişti, locuri, contacte umane sau întâmplări Din această familie de sensuri face parte cuvântul „romance“ din engleza modernă, ce defineşte o poveste de dragoste în aspectele ei cele mai idilice În forma sa comună consacrată de vocabularul englez, termenul de „romantic“ a fost preluat în franceză, germană şi celelalte limbi europene, fiind curând folosit într-un sens asociat teoriei literare Această accepţie a fost inaugurată în 1798 de catre literatul, filosoful şi teoreticianului german Friedrich Schlegel, care a utilizat termenul pentru a diferenţia în mod tranşant tendinţele literaturii moderne a timpului faţă de cele clasice În mod special, în domeniul literar, romantismul prezintă caracteristicile tipice ale unui modernism asumat şi militant, aflat de cele mai multe ori în opoziţie cu clasicismul, pe care îl percepe sub nota academismului 24 Artiştii romantici se autodefinesc ca atare, asumându-şi titulatura de „romantic“ ca un quasi-sinonim al modernitaţii Sunt semnificative în acest sens luările de poziţie programatice, teoretizările şi polemicile, spiritul de frondă şi independenţă, expresia unei mari nevoi de libertate a spiritului, tradusă în contestarea regulilor şi dogmelor tradiţionale Astfel, de exemplu, scriitorul şi dramaturgul Victor Hugo scrie în anul 1827 drama „Cromwell“, în conceperea căreia nesocoteşte o serie de norme şi convenţii ale genului, ca de exemplu unitatea de timp, acţiune şi loc În prefaţa redactată la această revoluţionară lucrare, Hugo îşi expune ideile novatoare, care în esenţă proclamau: nici un fel de stavilă nu trebuie să existe în ce priveşte conţinutul sau forma operei dramatice; orice poate constitui subiect al unei opere literare: lumea senzorială ca şi cea transcendentală, realitatea sau visarea, grandiosul sau grotescul – şi toate pot fi întreţesute între ele, aşa cum sunt de fapt în viaţă Premiera dramei a creat un scandal, publicul împărţindu-se în partizani înfocaţi şi detractori înverşunaţi Prefaţa lui Hugo a devenit un adevărat manifest al curentului romantic Nota contestatară, militantă, polemică, deschisă cu academismul este o constanţă a acelui suflu înnoitor, revoluţionar al romantismului de început Publicaţia pariziană „Le Grobe“ poartă o adevarată campanie în acest sens, sub formula corifeului sau, criticul Louis Vitet, care proclamă razboi regulilor Un reflex psihologic faţă de această stare – fie ea motivată obiectiv, fie subiectivă – îl constituie făurirea unei lumi alternative, ideale, o lume a artei şi imaginaţiei neîngrădite, loc de efuziune sau consolare, piedestal al valorilor pe care lumea reală nu este în măsură să le ofere De aici o dihotomie între real şi imaginar, care marchează puternic conştiinţa romantică, reflectându-se în forme mereu reînnoite de-a lungul întregii perioade – de la creaţia de tinereţe a lui Schubert până la ultimele opusuri ale post-romanticului Mahler Numeroase sunt formulările fără echivoc ale acestei dihotomii Poetul Chateaubriand notează undeva: „Imaginaţia este bogată, opulentă, minunată, iar existenţa reală e săracă, sterilă, neputincioasă” Privită ca expresie a raportului de tip antitetic între clasic si modern, comparaţia dintre tradiţia clasică şi mentalitatea romantică, exprimată atât în operele artistice cât şi în luările de poziţie ale noii critici partizane înnoirii, se conturează plastic şi semnificativ 25 Tendinţa romantică de depăşire a modelului clasic – manifestare tipică a modernismului din toate timpurile – rezultă într-un antagonism dintre reguli si libertate Marele critic de artă George Calinescu sintetizează cu caracteristica sa plasticitate şi forţă de sinteză şi generalizare câteva dintre distincţiile curente clasic-romantic Astfel, este de relevat „interesul pentru tipurile eterne“ şi „viziunea caracterologică despre lume“, iar de aici o anumită „formă sufletească unică“ pe care o promovează viziunea clasică, faţă de care romanticul este „subom ori supraom, înger sau demon“ „Clasicul şi romanticul sunt [termeni]… unul promovând înţelepciunea, celălalt bogaţia vieţii: „Interesante sunt extensiile proiectate de Calinescu asupra situării atitudinii critice: „Critica clasică aplică regulile, examinează în ce măsură a fost imitat modelul; critica romanticului e în căutarea inefabilului personal, a biograficului” sau a manifestării sentimentului religios: „În materie religioasă, clasicul e respectuos (fără fervenţă) faţă de zei, e catolic Romanticul este sau ateu, sau mistic şi inchizitorial” Concluzionarea călinesciană a acestui „exerciţiu antinomic“ este extrem de clară: „Extremele, cum vedem, sunt ale romanticului, iar mijlocul e al clasicului” Extrem de sintetică şi concludentă, chiar esenţială, este formularea lui Vianu privind comparaţia clasic-romantic: „Clasicul înţelege lumea ca întreg statornic şi închegat cu raporturi coexistenţiale Romanticul o proiectează în timp şi o resimte ca un total fluent, ca un ansamblu de relaţii de succesiune, reprezentare a lumii ca devenire” Dihotomia real-imaginar evocată mai devreme este surprinsă de caracterizarea lui Vianu în termenii unei situări aparte a romanticului în fluxul temporal, în ipostazele concrete ale tendinţelor de „evadare“ în idealizarea trecutului sau în proiecţiile de „revoluţionare“ a lumii în viitor: „Afectele reprezentative ale sufletului romantic sunt legate de traăirea timpului Emoţia întoarcerii către trecut, cu conţinutul de îndemn sau de mustrare – aspiraţia către viitor, năzuinţa spre ceea ce poate schimba faţa vieţii şi a lumii, aşteptat cu farmec şi nelinişte” Ascensiunea muzicii spre un statut de înaltă preţuire în ierarhiile spirituale ale romantismului (îndeosebi a celui german) este impecabil argumentată de logica exegetică a lui Vianu: „Fluenţa individualităţii romantice se exprimă mai bine ca oriunde în muzică, arta succesivului, prin excelenţă, muzica devenind arta suverană a romantismului şi influenţând celelalte arte” 26 III 2 Franz Schubert – Sonata pentru pian și flaut Arpegione La graniţa dintre secolele al XVIII-lea şi al XIX-lea, culturamuzicală europeană a fost marcată de perioada de trecere dintre două mari curente muzicale - clasicismul şi romantismul În această atmosferă s-a afirmat cel care va reprezenta esenţa spiritului vienez, compozitorul Franz Schubert4 El va fi rezonatorul epocii sale, aflat nu doar la cumpăna a două secole ci, mai ales, la momentul de trecere de la estetica deplin cristalizată a clasicismului la cea nouă a romantismului Franz Schubert este cunoscut în special ca autorul de geniu a peste 600 de lieduri, datorită cărora şi-a câştigat un loc de frunte în istoria muzicii Muzicologii s-au axat mult timp doar pe această latură a creaţiei schubertiene, neglijând celelalte genuri muzicale instrumentale cărora compozitorul le-a dedicat un număr bogat de opusuri de o mare valoare artistică Anul 1828 marchează un eveniment deosebit de important pentru reputaţia lui Schubert prin organizarea unui concert destinat în întregime creaţiei sale (26 martie), fapt unic în cariera sa componistică Din nefericire la sfârşitul acestui an marile probleme de sănătate cu care se confruntase încă din 1823, curmă firul vieţii compozitorului la numai 31 de ani (19 noiembrie) Limbajul muzical schubertian oglindeşte latura romantică a compozitorului, manifestată în mare parte prin lirica subiectivă, atât în muzica vocală (cu text), cât şi în cea instrumentală („pură”, sau „absolută”, cum a fost denumită de teoreticienii vremii) Principalele surse de inspiraţie i-au fost muzica populară auzită acasă, în suburbiile Vienei, la petreceri, în localuri sau în casele oamenilor simpli, dar mai ales folclorul vienez reprezentat prin ländler-ul atât de frecvent la vremea aceea, dansurile de societate (printre care valsul vienez), cântecele lirice germane Abordând genurile clasice, Schubert a avut ca principale modele componistice pe reprezentanţii vienezi, în special pe Mozart la începutul creaţiei O altă influenţă stilistică este 4 Franz Schubert s-a născut la 31 ianuarie 1797, în suburbia Lichtental din Viena, într-o familie de imigranţi De la fratele său Ignaz ia primele lecţii de pian, iar tatăl Schubert îi predă lecţii de vioară La şapte ani începe să studieze canto, orga şi contrapunctul cu Michael Holzer (1772-1826) Celebrele schubertiade îşi au originea în această perioadă când Schubert organiza întâlniri musicale împreună cu prieteni de-ai săi În 1818 devine profesor de muzică la curtea contelui de Esterhazy, dar după scurt timp întrerupe colaborarea cu acesta, din cauza neacomodării la viaţa de curte Revenit la Viena, el va trăi aici până la sfârşitul vieţii concentrându-se doar asupra compoziţiei 27 aceea a lui Beethoven Totodată, Schubert a fost puternic influenţat de literatură, şi mai ales de poezie, care a devenit suport pentru textele liedurilor sale Dacă primele 18 cvartete merg pe linia muzicii de divertisment familial, începând cu anul 1820 stilul schubertian se maturizează prin abordarea unei tematici mai profunde ce atinge în ultimele creaţii latura filozofică Schubert apelează la construcţii de dimensiuni monumentale, această tendinţa manifestându-se şi în genul simfonic, în special în Marea simfonie (a IX-a) Muzica lui Franz Schubert este un lăstar al Vienei, la fel ca şi valsurile lui Lanner sau ale lui J Strauss (tatăl), deoarece el s-a sprijinit într-o măsură mai mare decât L van Beethoven, W A Mozart, Cr W Gluck sau J Hayden pe formele de gen caracteristice vieţii muzicale din capitala austriacă De aceea geniul compozitorului romantic vienez s-a manifestat înainte de toate în lied şi miniatura instrumentală Franz Schubert a fost exponentul noului tip psihologic al intelectualului din secolul al XIX-lea, tonul fundamental al muzicii sale constituindu-se din aspiraţia spre un lirism profund şi din influenţa tradiţiilor austriece în domeniul muzical Întrucât Franz Schubert era foarte sensibil şi receptiv la poezie, aceasta a constituit principala sursă de inspiraţie pentru creaţia sa Artistul nu era interesat de subiectele „raţionale”, eroico-patriotice, didactice, religioase, pastorale, şi nici nu agrea „glacismele galante” din poezia germană şi austriacă de la mijlocul secolului al XVIII-lea Sfera tematică a liedurilor sale este foarte variată: lumea sentimentelor intime, lirismul iubirii, imagini din natură şi din viaţa cotidiană, legendele populare Rămâne străin de lirica dulceagă a romanţei de salon şi de idilizarea vieţii rustice, tema sa preferată fiind cea liric psihologică deoarece el manifesta predilecţie pentru tot ceea ce exprima imagini de natură, traiul cotidian al oamenilor simpli, drama singurătăţii, legendele populare, iubirea, dezamăgirea, revolta faţă de unele aspecte ale acelor vremuri şi tot ce ţinea de trăiri interioare intense În întregime, acest conţinut de idei de origine romantică este comunicat de Franz Schubert cu un admirabil realism, cu simplitate şi subtilitate, astfel încât să fie accesibil oricui Cantabilitatea predomină în compoziţiile sale astfel încât unele teme instrumentale se numără printre cele mai remarcabile melodii conţinute în lieduri Referitor la acest aspect al stilului schubertian, Konen a afirmat: „dacă atunci când ne referim la Beethoven suntem în drept să spunem că gândea «în sonate», despre Schubert putem afirma că gândea «în lieduri»” Datorită originalităţii sale se poate spune că, dacă liedul n-ar fi apărut până la el, ca gen muzical, Franz Schubert l-ar fi inventat, deoarece forma de lied a rezonat cel mai bine cu 28 personalitatea sa Lui îi revine meritul de a fi inaugurat prin creaţia sa o temă artistică nouă şi de a fi descoperit liedul Cu mai mult de 600 de cântece, compozitorul vienez a ajuns la o asemenea perfecţiune artistică şi profunzime, încât puţini sunt compozitorii demni de a fi comparaţi cu el Referitor la acest fapt, Ch Rosen a remarcat că liedurile lui Franz Schubert nu sunt legate de trecut decât prin „negaţie”: „Acestea le anulează pe toate cele precedente” Cele două mari cicluri de lieduri ale lui Schubert sunt „Frumoasa morăriţă” şi „Călătorie de iarnă” (ambele pe versuri de Wilhelm Müller) Sonata în la minor pentru pian și flaut Arpegione, D 821, a fost scrisă de Franz Schubert la Viena, în noiembrie 1824 Sonata este singura compoziție substanțială pentru Arpeggione (care a fost, în esență, o chitară) Lucrarea face parte din aceeași perioadă ca și cvartetul Moartea si Fecioara, atunci când Schubert suferea deja de stadiile avansate ale unei boli necruțătoare Piesa a fost, probabil, comandată de către prietenul lui Schubert, Vincenz Schuster, care a fost un virtuoz al Arpeggionei, un instrument care fusese inventat în anul precedent În momentul în care sonata a fost publicată postum în 1871, entuziasmul pentru noutatea Arpeggionei dispăruse de mult timp, împreună cu instrumentul în sine Astăzi, piesa se aude aproape exclusiv în transcripții pentru violoncel și pian sau violă și pian, care au fost aranjate după publicarea postum, cu toate versiunile care substituie alte instrumente, inclusiv contrabas, flaut, eufoniu și clarinet pentru partea de Arpeggione, sau chitară sau harpă pentru partea de pian sunt de asemenea efectuate Transcriitorii au încercat să rezolve problemele ridicate de intervalul de joc mai mici ale acestor instrumente alternative, în comparație cu Arpeggione, precum și modificările în însoțitoare de articulație Lucrarea este alcătuită din trei mișcări contrastante cu o durată de aproximativ 20 de minute: Partea I - Allegro moderato în la minor Partea a II-a - Adagio în Mi major Partea a IIa - Allegretto în La major 29 Partea I – Allegro moderato - este o formă de Sonată ce prezintă, în cele trei secțiuni distincte Expoziție-Dezvoltare-Repriză, materialul tematic expozitiv în tonalitatea la minor și metru binar compus 4/4 fiind prezentat în incipitul muzical al acompaniamentul pianistic Exemplul 1: Allegro moderato, mm 1-18 Expoziția prezintă cele două teme muzicale principale legate de o punte modulatorie organizată în trei faze, prima temă se remarcă prin caracterul expansiv-ascendent și desenul melodic scalar sau cu inserții arpegiale, linia melodică amplă explorând mai multe register ale instrumentului de suflat Exemplul 2: Allegro moderato, mm 19-23 30 În acest sens, la nivel interpretativ solistul trebuie să asigure egalizarea sonoră între registre, susținerea frazelor muzicale ample printr-o respirație consistentă, dar și să controleze intonația liniei melodice, corelată accentelor metro-ritmice Scriitura pianistică susține evoluția solistică prin incizii acordice ce conturează planul tonal stabil, dar și prin acorduri desfășurate, elemente de polifonie latent și ritmuri complementare, realizând o țesătură sonoră densă, echilibrată dinamico-agogic Desenul luminos al melodiei, care se dezvoltă în caracterul unei coloraturi graţioase, împodobite cu pasaje și broderii, cu toată transparenţa şi supleţea sa aparentă, necesită o anumită măiestrie a interpretului Ornamentele şi pasajele trebuie să fie interpretate minuţios, clar, cu graţie şi expresivitate Secțiunea dezvoltător-transformațională prelucrează materialul tematic expozitiv la nivelul tuturor parametrilor sonori – melodie, ritm, armonie – observăm în acest sens dinamizarea la nivel ritmic prin scriitura bazată pe valoarea pulsatilă de șaisprezecime, utilizarea formulelor ritmice sincopate și contratimpate în evoluții melodice ce îmbină salturile intervalice ample cu polifonia latentă dar și figurația melodică, dar și multiplele inflexiuni modulatorii la tonalități apropiate Do, Sol, sol, Fa, La, etc, realizate prin accord comun și apariția de noi sensibile Simbioza acestor elemente reclamă la nivel interpretativ tratarea riguroasă a scriiturii ritmico-intonaționale într-o emisie sonoră bine controlată, ce egalizează diferitele registre, susținută de o tehnică respiratorie adecvată Exemplul 3: 31 Ultima secțiune a Sonatei – Repriza - reiterează materialul tematic expozitiv și finalizează întregul demenrs componistic printr-un moment concluziv-cadențial perfect, compus, authentic în tonalitatea de bază a formei: la I-IV-I-IV-I-V-I Exemplul 4: Partea a doua – Adagio– este o formă muzicală tristrofică A Av B, în tonalitatea Mi Major (tonalitatea dominantei majore) și metru ternar ¾, ce prezintă un discurs muzical cu caracter dansant, expansiv datorită sensului preponderent ascendent al desenului melodic Exemplul 5: Adagio, mm 1-13, strofa A 32 Incipitul expozitiv este prezentat de acompaniamentul pianistic printr-o țesătură polistratificată în figurații melodice, polifonie latentă și ritmuri complementare, scriitura pianistică va susține constant pe tot parcursul formei evoluția dinamică a liniei solistice La nivel interpretativ, scriitura muzicală reclamă atenție la marcarea accentelor metro- ritmice, dar mai ales redarea frazeilor muzicale marcate cu legato/staccato în expuneri dinamice gradat ascendente, accumulative, la care se adaugă prezența notelor melodice – ornamentele reprezintă un element de mare interes în ceea ce privește interpretarea – acestea se execută legat în contextul arcului melodic Exemplul 6: Adagio, mm 27-33, strofa Av Ultima strofă a formei solicit întreaga atenție a interpretului pe notele lungi ce reclamă susținerea corectă a coloanei de aer dar și egalizarea emisiei sonore în registre diferite Exemplul 7: Adagio, mm 46-62, strofa B 33 Finalul formei concluzionează mișcarea mediană a sonatei în tonalitatea Mi Major printr- un moment concluziv-cadențial perfect, compus, authentic: Mi IV-V7-I și pregătește printr-o frază muzicală ascendent-expansivă într-o scriitură izoritmică inițierea în atacca a mișcări finale Exemplul 8: Adagio, mm 63-71, strofa Av Rondo-ul final - Allegretto - debutează brusc în metru simplu binar 2/4 și tonalitea omonimă La Major Forma dansantă a rondo-ului se bazează pe alternanța unui refren A cu mai multe cuplete, astfel că incipitul și finalul formei va fi întotdeauna un refren Strofa A expune în această mișcare un discurs muzical vioi, dinamic, expansiv în care leitmotivul principal poate fi considerată formula ritmică de pătrime cu punct urmată de optime Exemplul 9: Allegretto, mm 1-19 Refrenul este o perioadă muzicală bifrazică a av, cele două fraze patrate, simetrice fiind construite pe principiul secvențării și acompaniate cu ajutorul desfășurărilor arpegiale, al figurațiilor melodice, al polifoniei latente și al ritmurilor complementare 34 Complexitatea formei de rondo rezidă din țesătura sonoră gradat diversificată, din dinamismul liniilor melodice ce explorează registre diferite prin scriitura în polifonie latent, din mobilitatea tonală generate de schimbarea armurii la fiecare cuplet și revenirea la armura inițială la refren Exemplul 10: Allegretto, cuplet B De asemenea, jonglarea tonală major-minoră este o caracteristică a formei, tehnică ce dinamizează atât planul tonal general, cât și expresivitatea întregii mișcări La nivel interpretativ, observăm necesitatea unei tehnici instrumentale binedefinite, o emisie sonoră egalizată, redarea frazelor musicale în conformitate cu indicațiile dinamico- agogice multiple, dar și marcarea punctelor de climax intonațional prin acumulare gradate Exemplul 11: Allegretto, cuplet C 35 Sonata pentru Arpeggione și pian în la minor, D 821 reprezintă un moment unic în creația compozitorului Franz Schubert, o lucrare în care lirismul atât de caracteristic lucrărilor sale vocale se transpune în sonoritatea caldă a instrumentului solist Structura arhitectonică tripartită respectă tiparul clasic al sonatelor vremii, însă libertatea de exprimare, liniile melodice ample, dinamice, expresive sunt extrase din seva muzicii romantic ce pune în valoarea timbrul și coloritul special al flautului într-un discurs muzical dens, dinamic, expansiv 36 CAPITOLUL IV IV 1 Muzica secolului XX Impresionismul – consideraţii stilistice Secolul XX constituie cea mai spectaculoasă epocă în evoluţia omenirii, atât sub aspect constructiv, cât şi distructiv Este secolul vitezei, al informaţiei şi inovaţiei în acelaşi timp secolul războaielor generalizate, al manipulării subconştientului uman Această perioadă a adus o serie de modificări, extinderi sau chiar răsturnări de definiţii şi concepţii, însăşi semnificaţia termenului muzică suferind transformări categorice, în ceea ce priveşte noţiuni precum melodie, consonanţă şi disonanţă, sincretism, ori categorii estetice cum ar fi: frumosul şi urâtul, tragicul, comicul, clasicul etc Orientările stilistice ale compozitorilor secolului XX nu mai urmăresc aceeaşi direcţie sau nu sunt tratate în mod special direcţiile tradiţionaliste ori inovatoare, de aceea variate expresii stilistice şi orientări componistice sunt catalogate drept stiluri de sinteză, cu largi influenţe Cultura europeană tradiţională a influenţat compozitorii şcolilor naţionale în privinţa abordării tot mai frecvente a genurilor sonato-simfonice, iar muzica diferitelor şcoli naţionale a adus în practica europeană moda creării suitelor pitoreşti, în care melodii şi ritmuri de dans se împletesc cu expresii lirice, precumpănind, fireşte, un specific naţional Diversitatea policromă a muzicii, rezultată din conjugarea limbajului european central cu cel al muzicienilor popoarelor care şi-au păstrat o certă individualitate, a început să se estompeze odată cu noile procedee de producere şi de prelucrare a sunetelor Mai întâi, serialismul dodecafonic a anulat mult specificul naţional prin rigidele norme de construire şi prelucrare a seriilor Apoi microtonia, care servea folosirii idiomurilor populare orientale, va dispare datorită temperajului pe care îl presupune dodecafonia Formele muzicale se manifestă în reprezentare vie ca mijloace ale expresivităţii, principiile de ordonare sonoră: tonale, dodecafonice, neomodale, microtonale devenind metode de construcţie Diversitatea tipurilor de scriitură şi a agogicii muzicale sugerează imprevizibilul, diminuarea previzibilităţii şi dizolvarea continuităţii de motivaţie Restructurarea acestora şi a 37 strategiilor compoziţionale de travaliu corespunde unor importante reinvestiri, adecvate fiecărei forme şi gen, în parte Astfel, caracterul tematic specific genurilor de tipul sonatei (simfonie, poem orchestral, concert instrumental şi cvartet de coarde) şi importanţa travaliului devin esenţiale sub toate aspectele Datorită importanţei majore a entităţilor tematice, care asigură unificarea percepţiei estetice, şi a tipurilor de scriitură se impune semnificaţia artistică de simetrie, echilibru şi corespondenţă atât la nivel macrostructural, cât şi la nivel microstructural Tendinţele neoclasice manifestate în preajma primului război mondial şi continuate în perioada dintre cele două războaie mondiale – ca o reacţie la elementele de stil impresioniste şi expresioniste – tind să readucă în muzică luciditate şi limpezime de esenţă tonală şi arhitecturi echilibrate În ceea ce priveşte timpul muzical, ritmul, tempo-ul şi metrul sunt elemente definitorii raportate timpului fizic, elemente de structură sonoră corelate limbajului muzical şi, în acelaşi timp, dramaturgiei muzicale De asemenea, foarte importante de menţionat sunt raporturile dihotomice constant- variabil; continuu-discontinuu; stabil-instabil; static-dinamic, raporturi ce stau la baza evoluţiei limbajului muzical atât din punct de vedere temporal cât şi din punct de vedere organic/morfologic Muzica secolului XX se află într-o perpetuă desfăşurare şi fragmentare, comparativ privind cu muzica secolului anterior, şi reflectă, per ansamblu, o altă psihologie, o altă relaţie cu e-ul, cu transcendenţa Viziunile artistice şi tehnicile de compoziţie noi sunt amplificate, urmăresc până la stadiul de exacerbare discontinuitatea, staticul, eliminarea traseelor dezvoltător-tematice, caracterul haotic, elemente mai ales accentuate în toate curentele avangardei (serialism integral, muzica stokastică, minimalismul, etc ) Tendinţa de transfigurare a muzicii în violenţă sonoră (Stravinsky, Bartók), suspendarea tonală şi temporală (Debussy), ostinato-ul transformat în pincipiu motoric sunt metode / tehnici componistice ale noii estetici muzicale 38 Cu toate acestea, au existat şi compozitori care, fără a elimina aceste tendinţe, reuşesc să creeze o muzică într-o manieră tradiţională, non-experimentală, sintetizând principii stilistic- estetice ale începutului de secol XX, neoclasicismului şi tehnicilor atonale şi dodecafonice Polistilismul, metastilismul, noua tonalitate – noua consonanţă, muzica ambientală, arta multimedia, teatrul instrumental, muzica arhetipală sunt soluţiile spre care converg compozitorii sfârşitului de secol XX, apelând în repetate rânduri la elemente ale tradiţiei, renunţarea la experiment în favoarea accesibilităţii şi muzicalităţii operei de artă De-a lungul secolelor cultura muzicală franceză s-a impus în panorama muzicii universale cu fenomene artistice de avangardă În ultima treime a secolului XIX şi în primele decenii ale secolului XX şcoala componistică franceză a dat nume mari, ce au marcat concomitent diverse tendinţe, adeseori orientate diametral opus Ne referim aici, în primul rând, la remarcabila pleiadă de autori ce au stimulat substanţial evoluţia componisticii naţionale şi internaţionale, păşind pe făgaşul tradiţionalist, dezvoltând şi aplicând principiile preluate din stilistica clasicismului şi a romantismului austro-german Avem în vedere pe Cesar Franck şi numeroşii săi discipoli, pe Camille Saint-Saens, Edouard Lalo, Jules Massenet, Gabriel Faure, Ernest Chausson, Vincent d’Yndy În aceeaşi perioadă îşi face apariţia noua generaţie de compozitori francezi pentru care tinderea către nou, către inovaţie şi reformă este mult mai importantă decâtconservarea „vechiului“, respectarea tradiţiei, „păşitul“ pe drumuri „bătătorite“ Aducem aici numele lui Claude Debussy, Maurice Ravel, Paul Dukas, Albert Roussel, apoi ale compozitorilor ce au format grupul Les Sixes (Darius Milhaut, Francisc Poulenc, Artur Honneger, Erik Satie şi alţii) Muzica impresionistă surprinde impresii subiective, prin diferenţieri de amănunt Compozitorii evită generalizările, imaginile monumentale, în care numeroase şi variate elemente se contopesc într-un tot închegat Există mai degrabă o succesiune de impresii, decât desfăşurări sonore dictate de o clară idee directoare, un rafinat simţ în cizelărea îngrijită a detaliilor formei şi tectonicii, precum şi în dozarea efectelor sonore Impresionismul muzical are rădăcini îndepărtate în evocările lui Couperin, ale cărui mici portrete în muzica de clavecin erau realizate prin sugerări sonore Şi în muzica lui Chopin şi Liszt găsim unele procedee de sugerare în care sonorităţi sensibile, mai mult decât imaginile cu contururi precise, tind uneori spre vag şi spre impresie Creionările discrete ale lui Couperin şi transparentele sonorităţi ale lui Chopin şi Liszt n-au constituit un sistem, o notă dominantă 39 Născut ca o replică împotriva a ceea ce postromantismul cultiva excesiv – patosul retoric şi grandilocvent – impresionismul rămâne totuşi legat de romantism, fiindu-i proprie dominaţia subiectivului şi depărtarea de realitate, pe care artistul impresionist o evocă în linii imprecise Ca şi simbolismul în literatură, impresionismul a apărut şi ca un protest faţă de societatea din jurul artistului Mulţi din acei care au încercat formule artistice noi, inedite, au făcut-o nemulţumiţi fiind de ceea ce vedeau în preajma lor Baudelaire şi Rimbaut constatau că lumea era ostilă omului, fiind rău orânduită Pentru compozitorul impresionist, conturul clar al melodiei, dinamismul armonic, logica dezvoltărilor şi temeinicia construcţiei sunt improprii sugerării impresiilor evazive Linia melodică, fie delicată, cu contururi vagi, fie de un laconism extrem, însoţită de armonii ce evită coerenţa şi claritatea armoniei clasice, dar şi fervoarea şi tonusul afectiv puternic al celei romantice, sunt mijloace cu care muzica impresionistă realizează imaginile sale inefabile Întrucât se fereşte de expresia lapidară şi pregnantă, dar tinde către cele mai subtile diferenţieri, impresionismul cultivă un deosebit rafinament al sonorităţilor şi al culorilor În armonie, succesiunile de acorduri de septimă, de nonă, armonii modale, rezolvări excepţionale, disonanţe nerezolvate, etajări de funcţiuni aduc o diluare a organizării tonale, foarte adecvată sugerării vagului Succesiunile paralele ale diferitelor agregări armonice, note adăugate, dese folosiri ale treptelor secundare slăbesc tonalitatea, mergând până la diluarea ei în atonal Gama exotică de şase tonuri întregi, vechile moduri medievale, reeditări ale organizării în cvarte şi alte procedee insolite, aduc un pitoresc deosebit, contrastând cu muzica opulentă de tip wagnerian a postromanticilor Rafinamentul armonic se alătură dozării nuanţelor şi valorificării diferenţierilor timbrale Nu numai timbrurile orchestrale vor fi folosite cu fin discernământ, ci ale fiecărui instrument în parte, mai ales pianului i se vor valorifica toate posibilităţile coloristice 40 IV 2 Claude Debussy – Syrinx pentru flaut solo În viaţa muzicală franceză, atât de variată în ultimul pătrar al veacului trecut prin activitatea a numeroşi compozitori, apariţia lui Claude Debussy a constituit nu numai un fenomen înnoitor, ci şi o reînviere a specificului francez Dacă în domeniul simfonic, Franck şi discipolii săi au dăruit lumii simfonia modernă franceză, sinteză a clarităţii tradiţionale franceze şi a patetismul romantic german, în muzica de pian, de lied şi de operă, Debussy va readuce pitorescul, analiza sufletească şi portretistica vechilor creaţii franceze într-un limbaj impresionist Muzica sa sugerează imagini şi stări sufleteşti prin jocul de lumini şi umbre, prin vaporoase nuanţe armonice şi orchestrale, prin subtile diferenţieri dinamice şi fluctuaţii ritmice, toate însumând un lirism discret Asimilând procedeele simfonismului wagnerian, pe care le-a încorporat în spiritul clasic, echilibrat, limpede şi concis al tradiţiei muzicale franceze, el a asigurat dezvoltarea artei naţionale la un nivel necunoscut în istoria culturii franceze Debussy a fost promotorul impresionismului, curent de mare răsunet în cultura muzicală şi cu contribuţii în dezvoltarea unor noi procedee de limbaj Născut ca o reacţie împotriva torentului emoţional postromantic, impresionismul urmărea redarea unor impresii particulare şi fixarea a tot ceea ce era subtil Impresionismul muzical a fost strâns legat de pictura lui Monet, Manet, Degas, Renoir, Cezanne, Sisley şi de poeţii Verlaine, Mallarmé, Valery, Baudelaire, Rimbaud În timp ce Germania şi Austria cunosc experienţele expresioniste, Franţa va aduce în cultura europeană inefabilul muzicii impresioniste Alături de imagini ale naturii, menite să sublinieze stări sufleteşti discrete, schiţele impresioniste evocă imagini din lumea trecutului, a fantasticului sau din realitatea prezentă Astfel, imagini din natură ca Grădini sub ploaie, Vântul pe câmpie, Colinele de la Anacapri, Poarta vinului de Debussy sunt fermecătoare imagini poetice, sugerând mai mult starea sufletească a contemplatorului decât peisajul însuşi La fel, Păsări triste, O barcă pe ocean, Valea clopotelor din ciclul Oglinzi de Ravel Predilecţia pentru imaginile trecutului se poate observa în Şase epigrafe antice, Dansatoarele din Delphi de Debussy sau Pavana pentru o infantă moartă, Mormântul lui Couperin de Ravel Realitatea înconjurătoare nu inspiră pe compozitorul impresionist decât în sugerarea unor efecte pitoreşti: Jocuri de apă de Ravel sau Foc de artificii de Debussy Viaţa 41 copiilor şi lumea fantastică a basmelor i-au atras mai mult, dovadă Colţul copiilor de Debussy sau Mama mea, gâsca de Ravel Acestea nu sunt lipsite de umor, după cum tendinţa de a evoca imagini umoristice se întrevede în Omagiu lui Pickwick, Dansul lui Puck, Excentricul general Lavine de Debussy Totuşi găsim şi imagini în care sunt surprinse trăsături singulare ale unor personaje sau peisaje extrem de elocvente: Fata cu părul bălai, Micul păstor, Menestrelii, Corăbii cu pânze de Debussy Fiind oglindiri ale unei viziuni profund subiective, muzica impresionistă foloseşte mai rar formule folclorice Nici citatul folcloric, nici prelucrarea lui nu constituie un mijloc principal de exprimare muzicală pentru impresionişti În această privinţă, Ravel, care au folosit din plin melodii populare de pretutindeni prelucrându-le, se depărtează, uneori, de estetica impresionistă O piesa emblematica pentru cel mai iubit instrument al zeilor este „Syrinx“ (1913), inspirată și ea din mitologia greacă, de legenda flautului lui Pan5 Asemenea legendei, „Syrinxul“ lui Debussy are darul de a crea o atmosfera de incantație Compozitorul folosește în acest scop procedee proprii improvizațiilor orale, precum repetiția de motive și continua lor variere Exemplul 1: Syrynx pentru flaut solo, mm 1-4 5 Fiu al lui Zeus și al Penelopei, zeu al ogoarelor, nelipsit dintre păstori, cu o înfățișare ce provocă spaimă – jumătate om, jumătate țap –, Pan, îndrăgostit de nimfa Syrinx, fiica zeului râului Ladon, i-a ținut acesteia calea în padure Speriata, Syrinx a fugit și s-a aruncat în apele părintelui său, care a preschimbat-o în trestie Vibrațiile acesteia în bataia vântului i s-au părut lui Pan a fi plânsul nimfei A tăiat atunci trestia în mai multe bucaăți, le-a așezat una lânga alta și și-a cântat cu ele durerea 42 În două minute și jumătate, el realizează o melopee incantatorie ce invocă ancestralitatea muzicii: sunetul lung, ornamentat, îmbogățit cu apogiaturi și melisme, modalismul, pendularea diatonic-cromatic, insistenta pe sunete-pivot, preponderența intervalelor de secundă și terță, caracterul rubato al ritmului Exemplul 2: Syrynx pentru flaut solo, mm 5-8 „Syrinx“ înseamnă o întoarcere la arhaic, la primitiv, dar este topită în sensibilitatea lui Debussy Pentru el, această întoarcere înseamnă tristețe, frumusețe, magie sonoră, flaut singur Dimensiunea armonică propriu-zisă (atât de specifică și de originală la Debussy) nu există; se simt totuși unele sugestii armonice (pentatonie, gama hexatonală) topite în orizontalitatea profilului melodic Exemplul 3: Syrynx pentru flaut solo, mm 9-12 Debussy construiește din câteva sunete o melopee seducătoare, un discurs muzical extrem de elaborat, care creează totuși acea impresie de improvizație atât de specifică muzicilor arhaice, care din punct de vedere interpretative pune problem de susținere a coloanei de aer în raport cu frazarea liniei melodice ample Scriitura în masură devine suplă, flexibilă, cu ajutorul fluctuațiilor de tempo („retenu, un peu mouvementé“, etc ) Unitatea organică a fluxului melodic are la bază procesul repetitiv, specific de altfel întregii creații debussyene, deoarece compozitorul repeta întotdeauna acordul, motivul, celulele melodice și ritmice care îi plac 43 Exemplul 4: Syrynx pentru flaut solo, mm 15-22 Repetiția însă este însoțită mereu de mici schimbări în profilul ritmic sau melodic, în registru sau nuanță și astfel se creează un proces variațional lent, de fapt un proces evolutiv lent și continuu, la nivel interpretativ fiind necesară egalizarea emisiei sonore în register diferite, mai ales în structurile ritmice variate Prezența indicației rubato oferă interpretului posibilitatea de a adapta discursul musical unui tempo relative, însă desenul melodic continuu, fluid și bogat ornamentat cu note melodice reclamă întreaga atenție a flautistului la nivel intonațional În același timp, intuiția genială a compozitorului îl determină să realizeze surprize, să aducă elemente noi, pe care apoi să le dizolve firesc în cele deja cunoscute, „Syrinx“ demonstrând că logica și rigoarea sunt condiții prealabile pentru a pune în evidență libertatea imaginației și a fanteziei, subliniind dragostea profundă a lui Debussy pentru flaut, instrument pe care acesta îl asociază cu lumea arhetipală, incantatorie, magică 44 CONCLUZII Repertoriul pentru flaut reprezintă şi abordează o vastă plajă stilistică, pornind de la lucrările compozitorilor perioadei baroce şi până la creaţia modernă, postmodernă şi – de ce nu experimentală – a compozitorilor secolelor XX-XXI, la inserţiile din muzica jazz, muzica alternativă, ş a Calităţile sonore puternic expresive ale acestui instrument au reclamat şi au obţinut de- alungul istoriei lucrări magistrale, mai ales în genul concertant,lucrări ce fac onoare instrumentului de suflat cu origini atât de străvechi În lucrarea de faţă am parcurs cu paşi mari patru lucrări de referinţă din repertoriul pentru flaut, lucrări în care am surprins stilemele stilistice specifice Barocului, Clasicismului, Romantismului şi Impresionismului muzical, am urmărit scriitura instrumentală în contextul genului concertant şi nu numai, dialogul instrumentului solist cu ansamblul orchestral, dar şi elemente interpretative, demonstrând în final potenţialul expresiv enorm al acestui instrument de suflat şi marcând, încă o dată, rolul decisiv al acestuia în repertoriile solistice ale tinerilor interpreţi 45 BIBLIOGRAFIE BENTOIU, Pascal - Gândirea muzicală, Bucureşti, Editura Muzicală, 1975 BERGER, Georg, Wilhelm – Estetica sonatei clasice, Bucureşti, Editura Muzicală, 1981 BUGHICI, Dumitru – Dicţionar de forme şi genuri muzicale, București, Editura Muzica1ă a Uniunii Compozitorilor, 1974 DENIZEAU, Gerard – Să înţelegem şi să identificăm genurile musicale, Bucureşti, Editura Meridiane, Larousse, 2000 FIRCA, Clemansa, Liliana – Direcţii în muzica românească, 1900-1930, București, Editura Academiei Române, 1974 GIULEANU, Victor – Ritmul în creaţia muzicală clasică, Bucureşti, Editura Muzicală, 1990 GOIA, I – Curs de metodică a studiului şi predării instrumentelor de suflat Conservatorul G Enescu, Iaşi ILIUŢ, Vasile – De la Wagner la contemporani vol II, Bucureşti, Editura Muzicală a Uniunii Compozitorilor şi Muzicologilor din România, 1995 ILIUŢ, Vasile – O carte a stilurilor muzicale, București, Editura Academiei de Muzică, vol I, 1996 PAPU, Edgar – Barocul ca tip de existenţă, Bucureşti, Editura Minerva, 1977 PASCU, George; BOŢOCAN, Melania – Popasuri în istoria muzicii, Iaşi, Editura Spiru Haret, 1955 POPA, A – Contribuţii la metodologia instrumentelor de suflat, Editura Muzicală a Uniunii Compozitorilor din R P R 1964 PRICOPE, Eugen – Simfonia până la Beethoven, Editura Muzicală, București, 1963 SCHONBERG, Harold, C –Vieţile marilor compozitori, Bucureşti, Editura Lider, 1977 ŞTEFĂNESCU, Ioana – O istorie a muzicii universale, vol IV, Bucureşti, Editura Fundaţiei Culturale Române, 2002 www Wikipedia ro 46 ANEXĂ Creația lui Georg Philip Telemann: Cantate:  Cantata Cycle 1716-1717  Die Donner-Ode (Oda tunetului),  Du bleibest dennoch unser Gott (Erstausgabe, 1730)  Ihr Völker, hört  Ino (1765)  Sei tausendmal willkommen (Erstausgabe 1730)  Die Tageszeiten (1764) Oratorii:  Hamburger Admiralitätsmusik  Der Tag des Gerichts (Ziua judecății)  Hamburgische Kapitänsmusik  Der Tod Jesu (Moartea lui Iisus)  Die Auferstehung und Himmelfahrt Jesu (Învierea și Înălțarea lui Iisus)  Trauermusik pentru împăratul Karl VII (1745) Suite orchestrale:  Simfonia Grillen  Uvertura Wassermusik  Uvertura națiunilor antice și moderne  Uvertura în sol minor  Suita în la minor pentru flaut și orchestră  Uvertura Alster Echo în fa pentru patru corni, două oboaie, fagot, corzi și continuu Muzică de cameră:  Sinfonia Spirituosa în Re Major (două viori, violă și continuo, trompetă ad libitum)  Tafelmusik (1733)  Der getreue Musikmeister (1728),  6 Cvartete pariziene  Harmonischer Gottes-Dienst Concerte:  Concertul pentru vioară în La Major Die Relinge  Concert pentru trei viori în Fa Major 47  Concert în Sol Major pentru violă și orchestră de coarde  Concert pentru două viole și orchestră de coarde în Sol Major  Concert pentru doi corni în Re Major  Concert pentru trompetă în Re Major  Concert pentru trompetă și două oboaie  Concert pentru trompetă, vioară și violoncel  Concert pentru trei trompete și timpani  Concert pentru două clarinete, două fagoturi și orchestră  6 concerte pentru oboi  Concert pentru flaut în Re Major 48 